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Il n’est pas nécessaire de s’extraire du monde pour le transformer en rêve. En en faisant la matière de nouvelles construc-
tions, l’artiste chinois Shuwei Liu ainsi que les artistes de Québec Audrée Demers-Roberge, Martin Guimont et Alphiya 
Joncas, rassemblés par Gentiane La France, offrent des vues quelque peu décalées, voire sublimées, de la réalité. Ils 
partent ainsi d’un certain état de conscience pour rechercher la contemplation.
Ces montagnes qui se succèdent au loin nous 
apparaissent de plus en plus bleutées, à mesure 
qu’elles s’éloignent. Le bleu est ainsi la couleur de la 
distance, la couleur des choses qui nous semblent 
étrangères, inatteignables. Mais elle peut aussi être 
celle d’un monde à construire, à imaginer, à rêver. Dans 
sa vie comme dans ses photographies, Shuwei Liu 
prend en chasse la couleur bleue afin d’en imprégner ce 
qui se trouve autour de lui – qu’il s’agisse de la teinture 
d’indigo saturant ses vêtements ou de photographies 
capturant des éléments qui ne se touchent que du 
regard ou de l’esprit. C’est aussi pour lui une façon de 
refuser la noirceur et l’aveuglement, de s’abstraire de 
la réalité non pas en se fermant les yeux mais plutôt en 
étant à l’affût de moments fragiles et transitoires, là où 
la lumière fait naître l’imaginaire.
Réfléchie à l’aune de deux concepts benjaminiens 
à l’ambiguïté fertile – trace et aura –, la rencontre de 
trois séries photographiques offre une expérience 
perceptuelle où s’entrelacent le proche et le lointain. 
Jouant avec des juxtapositions formelles de vues d’îles 
aux cadrages qui refont parfois l’échelle des lieux, Alphiya 
Joncas redessine une géographie imaginée avec des 
fragments de paysages éloignés. Suit une exploration 
de territoires vastes proposée par Martin Guimont, série 
où le regard solitaire s’égare dans l’inaccessibilité de 
l’horizon lointain, parfois occulté. À ces perspectives 
inatteignables répondent les photographies d’Audrée 
Demers-Roberge, qui sont floues à cause d’une trop 
grande proximité, et présentées dans une installation 
révélant les pauses de la marcheuse dans un trajet 
continu. Réunies au sein d’une exposition-constellation, 
les œuvres peuvent être perçues comme un 
rapprochement des traces de l’émanation lumineuse de 
trois espaces naturels éloignés. 
PIERRE BOURGAULT 
SONORITÉS D’UN TITRE ÉVANOUI
À un moment, Pierre Bourgault a pensé changer le titre de son 
exposition pour tempstempstempstremblements. Pour qu’on puisse
entendre les mots, en plus de les lire, pour que le temps résonne
dans l’espace — entendez-vous ?
C’est vrai, le temps, a priori, n’émet pas de son. Mais le son voyage,
un certain temps, avant de s’estomper et de devenir silence. Peut-on,
alors, écouter ces silences et y ressentir les tremblements du temps ?
TEMPSTEMPSTEMPS Comme des coups qui résonneraient au loin.
Comme ceux que l’on porte au territoire pour aller chercher ce qui se
trouve sous son épiderme. Une tige de métal pénètre le sol, force son
chemin. Le roc casse.
TEEMMPSTEEMMPSTEEMMPS Le son se propage bien sous l’eau ; les
coups font écho jusqu’à l’ouïe sensible des bélugas. C’est autrement
qu’ils se rendent jusqu’à nous. On en trouve des carcasses blanches
sur les côtes, une à une, et personne ne sait trop pourquoi. C’est
peut-être à cause du tremblement du temps.
TEEEMMMPSTEEEMMMPSTEEEMMMPS Comme les vagues qui 
s’échouent une à une sur la côte nord du Saint-Laurent, frappant
durement les rochers et les falaises, traçant sur eux des cicatrices. 
Et repartent des grains de sable tout gris, comme des sels d’argent
qui voyagent dans les courants, pour aller se poser sur la côte
vaseuse du bas du fleuve. Pour recouvrir nos paysages, nos 
souvenirs, nos images.
Le son voyage comme les vagues mais ne vient pas toucher la terre.
Tout semble calme, dans l’horizon de terre, d’eau et de temps. La mer
scintille, et on continue de penser que c’est le vent qui l’agite, au lieu
d’y voir les réverbérations du temps qui tremble.
ANNE-MARIE PROULX
Pierre Bourgault vit à Saint-Jean-Port-Joli. Artiste inspiré par 
les grands espaces, ses réalisations découlent de ses expériences
personnelles de marin. De l’intégration des arts à l’architecture, 
réalisée en quantité depuis 1982, en passant par la procession 
performative à l’installation, Bourgault modernise les pratiques 
artistiques et soulève des préoccupations légitimes pour l’habitat et
pour les milieux mariniers. Ses œuvres appellent à nous questionner
sur notre rapport au temps et à l’espace. Ses réalisations ont été
vues dans divers lieux reconnus tels que le Custom House (Westport,
Irlande), le Toronto Sculpture Garden (Toronto), le Musée national des
beaux-arts du Québec (Québec), les Jardins de Métis (Grand-Métis,
Québec), l’Haifa Museum (Wadi Nisnas, Israël), et le Middelheim
(Anvers, Belgique). Ses œuvres monumentales sont présentées dans
plusieurs espaces publics tant au Canada qu’à l’étranger. Il a reçu un
grand nombre de bourses du Conseil des arts du Canada, du Conseil
des arts et des lettres du Québec et du ministère des Affaires 
culturelles du Québec. Il a été fondateur et directeur de l’école de
sculpture de Saint-Jean-Port-Joli, ainsi qu’un des fondateurs du 
centre d’artistes Est-Nord-Est.
Pierre Bourgault a bénéficié d’une résidence d’artistes à VU pour 
la production de son œuvre. L’artiste tient à remercier l’équipe de VU,
le Conseil des arts du Canada et Alexis Desgagnés.
FIONA ANNIS 
DES TEMPS SUSPENDUS…
Il y a de ces nuits dont les manifestations visibles se résument au
crépuscule et à l’aube émergente. Entre ces deux moments, seules
de subtiles tonalités de noir se modulent sans trop de différenciation,
obligeant le promeneur à apprivoiser la non-perceptibilité des lieux.
Les photographies de Fiona Annis sont de cette nature, telles des
scènes dérobées au regard et suggérant un instant suspendu, sis 
au milieu d’une lente implosion paysagère. Alors que le centre des
images se fait parfois silencieux, les marges, elles, préservent et
dévoilent une certaine traçabilité des territoires de captation. Un vide
structural semble s’immiscer volontairement dans les compositions.
En ce sens, l’aspect énigmatique des espaces représentés actionne
simultanément une vision et des souvenirs, catalyse à la fois les
mémoires éphémères d’un territoire vécu et l’idéation fugace d’un
paysage désiré.
Ailleurs, des mots s’allient à l’obscurité ambiante, comme dans une
incitation à l’errance des idées. Des fragments se dévoilent, un à un,
sous différentes formes : parcelles d’espaces, de textes, d’objets. 
On observe ici des paysages en morcellement.
L’approche privilégiée par l’artiste s’éloigne résolument d’une 
géographie disciplinée ou normée, dont la maîtrise des codes 
cartographiques constitue la condition d’écriture et de lecture. 
Se cristallise une topographie paysagère où les absences, voire 
les silences, incitent à une saisie de l’ensemble par force d’intuitions.
Dans tous les cas, l’humilité et la retenue de l’œuvre apaisent 
le réflexe de bâtir des chronologies précises et d’associer tout 
déterminisme aux lieux. Elles en suggèrent l’intemporalité ; elles 
nous convient à la lenteur.
EVELINE BOULVA
Fiona Annis est une artiste et chercheuse qui vit et travaille 
à Montréal. Sa démarche artistique touche aux domaines de la 
photographie, de l'installation et à diverses formes d'interventions
textuelles. Titulaire d'un diplôme de maîtrise de l'École des 
beaux-arts de Glasgow, elle a récemment terminé un doctorat 
interdisciplinaire à l'Université Concordia où elle enseigne actuelle-
ment. Annis a présenté son travail tant au Canada qu'à l'étranger,
dans diverses galeries et musées, notamment : l’AC Institute (New
York), le Centre Canadien d’Architecture (Montréal), la Goldsmith’s
University (Londres), la LowSalt Gallery (Glasgow), et l’Art Gallery 
of Alberta (Edmonton). Ses projets ont été publiés dans BlackFlash
Magazine, Front: Contemporary Art & Ideas, et Imagining Science,
gagnant du New York Book Show Award. Annis explore actuellement
le potentiel alchimique des processus photographiques antiques, 
une recherche qu’elle a récemment amorcée dans le cadre d'une 
résidence d'artiste à la Penumbra Foundation de New York. Elle 
collabore en continu avec La Société des archives affectives, et
réalisera prochainement des expositions individuelles à Gallery 44
(Toronto), à Caravansérail (Rimouski), et à AceArt (Winnipeg).
Fiona Annis tient à remercier le Conseil des arts et des lettres 
du Québec, ainsi que le Center for Alternative Photography. 
Elle remercie également L. Alexis Emelianoff, Evergon, 
Fausto Errico, Jeanne Marceau, Martin Schop, Senn Annis, 
et Véronique La Perrière M.
Né en 1985, Shuwei Liu est un artiste qui vit à Shanghai, où il travaille 
avec la photographie et la vidéo. Son travail a été présenté à Arte Fie-
ra Bologna 2017, à la Power Station of Art, et au Three Shadows Pho-
tography Art Centre. Il a été finaliste du LensCulture Portrait Awards 
en 2016 et du Barcelona International Photography Awards en 2015. 
Il a reçu le Emerging Chinese Artist Award qui lui a valu une rési-
dence d’artiste au Red Gate, à Beijing. Ses œuvres ont été publiées 
dans les magazines Der Greif, GUP, LEAP, Art World, parmi d’autres. 
En mai et juin 2017, il sera en résidence au Ver ont Studio Center. 
Claire Moeder est auteure, commissaire, formatrice et rédactrice 
auprès des artistes. Elle publie régulièrement dans les revues Ciel 
variable et esse art + opinions et a collaboré comme chroniqueuse 
pour ratsdeville et CIBL à la radio. Elle a contribué à des publica-
tions consacrées à la photographie dont Le Mois de la Photo à 
Montréal (2009) et Christian Marclay : SNAP! (2010). Ayant pris 
part à des résidences pour commissaires (International Studio & 
Curatorial Program, Est-Nord-Est, La Chambre Blanche, DARE-
DARE), elle a récemment conçu les expositions de Sayeh Sarfaraz 
(Maison des arts de Laval et The Invisible Dog Art Center, Brooklyn, 
2014) et de Jacinthe Lessard-L. (Maison des arts de Laval, 2016), 
ainsi que Loin des yeux (Optica, 2016). Ses recherches sur les 
usages actuels de l’image sont guidées par une quête attentive 
des formes de l’invisible, où la contemplation de ce qui échappe au 
regard lui permet de réinventer un rapport mouvant au monde. 
 
Shuwei Liu souhaite remercier VU pour son soutien tout au long de 
la mise sur pied de son exposition.
J  compt  les images – 30 images sans s condes, aucun 
battement du t mps. Suspendues et étendues, au vent et 
sans cadran, comme des drapeaux sa s mots. Les images 
ne s  comptent plus ni en secondes ni en heures Derrière 
toi, l’illusion de mouvement est délaissée et le monde se 
fige en ombres bleues t n lumières c fuses. Alors c’est 
moi qui fais les comptes. Je compte jusqu’à 30 et la terre 
est bleue comme une orange. Je dénombre les lumières et 
les paysages. J’énumère les personnages, ils se sont déjà 
détournés. Je dénombre les silhouettes, l’horizon se perd. Il 
reste un reflet, une surface, une ligne vacante et le vide qui 
compte triple. J’ai fait les comptes, mais le bleu est inchif-
frable. Alors je refais les comptes. 
Des images creusées dans le mo ent, plongées dans 
l’indigo.
Des images séchées au ven  du présent.
Des images bercées dans le bleu de l’enfance.
Des images soufflées par la couleur de l’errance.
Des imag s figées sur la paroi du monde.
Des images naviguées hors de portée.
Je dénombre les images qui s’oublient, je leur dessine des 
chiffres dans les yeux. Je suis la comptable des images 
secondes teintées du bleu du monde multiple comme une 
orange. Chassons le bleu du revers de la main, il reviendra 
toujours danser sous l’eau, là où il n’y a plus de bateaux. Là, 
en apnée, le bleu cesse de compter et navigue en creux de 
vague. Là, tu fais face aux images immenses et partielles, 
flottantes et figées, cadrées et assidues. Et tu les libères, 
l’une après l’autre, dans un autre océan.
Ce surgissement de l’appareil photographique apparaît 
comme une pulsion, lorsqu’un lieu et un moment, unique 
entrelacs, émergent dans le cours du vécu perçu. Notam-
me t, lo s de cette expérience auratique de la nature, 
quand le regard se pose sur elle et qu’elle lève l s yeux 
en retour, semblant réclamer de laisser une trace. La 
nature semble nous étreindre, par sa perceptibilité ; l’hori-
zon lointain aux lignes sinueuses ou bien l’ombre d’une 
branche dont l’aura, cercle de vapeur, s’avère encline à 
se laisser aspirer. 
Inapprochable, l’entrelacs d’espace et de temps qu’est 
l’aura benjaminienne se dérobe sans cesse à l’entende-
ment par la richesse de son ambiguïté et par la pluralité 
de ses définitions. Walter Benjamin a prédit la défection 
de l’aura, comme si à chaque prise de vue, elle devenait 
imperceptible dans l’image mécanisée qui tente de la 
reproduire. Comment garder la tra e de l’aura si la repro-
du tion photographiqu n’en retient à peine qu’un  loin-
taine émanation lumineuse ?
La reproductibilité technique offre le potenti l d’exposer 
les i ages, et d’en faire apparaître la p oximité, entre 
elles ; entre nous et elles également. Compte tenu de la 
manière dont les artistes rassemblent les traces de dif-
férentes occurrences de la perception auratique – aussi 
fragmentaires et éloignées soient-elles –, serait-ce dans 
leur intention que l’aura réapparaît ? L’aura peut alors 
redevenir perceptible, non pas à la surface des images, 
mais en émanant de leur rencontre, dans l’espace de jeu 
qui leur permet d’être ensemble. Ralliées, les photogra-
phies, libres de se croiser, de se répéter, de s’interpeller, 
se prêtent au jeu des artistes, un jeu entre trace et aura. 
Alphiya Joncas, Martin Guimont et Audrée Demers-Roberge sont 
trois artistes qui habitent à Québec. Vous pouvez consulter leur bio-
graphie sur le site web de VU. 
Suite à des études collégiales en photographie et un baccalauréat en 
histoire d  l’art, G ntiane La France a poursuivi des réflexions autour 
de la photographie d ns le cadre d’une maîtrise en études des arts à 
l’ QAM. Elle e seigne l’histoire de l’art et de la photographie au collé-
gial. En tant que commissaire, elle a é é invitée à présenter des artis-
tes québécois lors de deux expositions n Allemagne, en 2009 t en 
2015. Habitant la ville de Québec, elle co-anime l’émission de radio 
L’Aérospatial à CKRL 89,1 c nsacrée aux arts vis l . Elle a égale-
ment é rit pour le blogue de VU t pour le mag zine Ciel variable.
Ce projet a été réalisé grâce au soutien de la mesure d’aide Première 
Ovation de la Ville de Québec et du ministère de la Culture et des 
Communications.
Audrée Demers-Roberge remercie Mathieu Fecteau pour la réalisa-
tion technique des dispositifs et Denis Thibeault pour les impressions. 
Merci à Karelle Audet avec qui elle a partagé ce trek dément et merci à 
Gísli et Eyþór qui les ont menées à bon port. Martin Guimont remercie 
le Conseil des arts et des lettres du Québec pour son appui financier. 
Alphiya Joncas remercie Charles-Frédérick Ouellet pour ses conseils 
techniques et ses impressions. Gentiane La France remercie l’équipe 
de VU et plus particulièrement Jacynthe Carrier et Anne-Marie Proulx, 
ainsi que Première Ovation pour son appui financier.
ENSEVELIR LE COMPTE DES HEURES BLEUES 
CLAIRE MOEDER
ENTRE TRACE ET AURA 
GENTIANE LA FRANCE
SHUWEI LIU ALPHIYA JONCAS
MARTIN GUIMONT
AUDRÉE DEMERS-ROBERGE 
« La trace est l’apparition d’une proximité, quelque lointain 
que puisse être ce qui l’a laissée. L’aura est l’apparition 
d’un lointain, quelque proche que puisse être ce qui 
l’évoque. Avec la trace, nous nous emparons de la chose ; 
avec l’aura, c’est elle qui se rend maîtresse de nous. »
– Walter Benjamin
 
